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            Forord

         

         Interessen for antikviteter og spændende gamle genstande er på sit højeste. Folk går på jagt i antikvitetsforretningerne og på markederne, samlermanien breder sig, og nostalgien bliver bragt ind i hjemmene via møbler og andre klenodier fra oldemors tid.

         Nogle antikviteter vækker dog større interesse end andre. Fattigmandssølv, ikoner og prismelysekroner er blandt favoritterne. Men også fremtidens antikviteter i form af møbler, lamper og keramik, fremstillet i første halvdel af 1900-tallet, er sagen netop nu.

         Og så har det stadig mere multietniske samfund, vi lever i, smittet af på interessen for antikviteterne: Lakarbejder fra Kina og Japan, grønlandske tupilakker og russiske ikoner dukker i stigende antal op i antikvitetsforretningerne. Stadig flere handlende specialiserer sig ligefrem i eksotiske genstande fra fjerne himmelstrøg.

         I denne bog kan læseren få meget mere at vide om en række af de populære gamle sager og samleobjekter. I de korte kapitler oprulles de ofte spændende og sjove historier bag genstandene.

         En del af antikviteterne er allerede i høj kurs. Andre er omgærdet af en spirende interesse og kan derfor stadig erhverves til overkommelige priser.

         For hvert kapitel gives der retningslinjer for priser samt gode råd og vejledning om vedligeholdelse m.m.

         Og er man i tvivl om, hvor man skal gå på jagt, er der en række adresser på markeder og handlende bagest i bogen.

         Antikfund — på jagt efter populære antikviteter skal ikke læses med forskerens øjne. Den er ikke ment som et nøje videnskabeligt studie. Hvis man ønsker at gå dybere ind i et bestemt emne, er der nok at tage fat på i Sesams antikvitetsserie samt i nogle af de andre bøger i litteraturlisten på side 137.

         Nærværende bog skal opfattes som en appetitvækker – en kort og underholdende introduktion til en række spændende og hotte emner.

         Måske er der oplysninger at hente om det gamle spejl på væggen i stuen. Eller måske kan bogen give inspiration til et helt nyt samleobjekt, som det er værd at samle på nu, før priserne tager himmelflugt.

         Under arbejdet med selve bogen har jeg modtaget stor hjælp fra både antikvitetshandlere og auktionshuse. Jeg vil derfor gerne takke Ellekilde Auktionshus, Museumsbygningen Kunstauktioner og Bruun Rasmussen Kunstauktioner, der til sammen har leveret hovedparten af illustrationerne. En tak også til de antikvitetshandlere, der har bistået med deres store erfaring eller har været så venlige at udlåne deres antikviteter til fotografering: Bent Børgesen, Fil de Fer, Soelberg Kunst & Antikvitetshandel, Roxy Antik, Aabenraa Antikvitetshandel og Yoshio Suzuki. Også tak til min gode ven Lars Knapmann Egerrup, Metropolis LKE Design, for teknisk assistance.

          

         Mariette Tiedemann

      
   


   
      
         
            Tupilakker

         

         Hvis en inuit, som er det korrekte ord for eskimo, i gamle dage ville have bugt med en ækel fjende, var en tupilak sagen.

         Oprindelig blev tupilakkerne, der var magiske figurer, skabt af blandt andet knogler fra dyr, skind fra en bjørn eller hund, fuglevinger, hår fra et menneske og bedst af alt – dele af et barnelig! Vigtigt var det i hvert fald, at der indgik “ingredienser” fra både dyr og mennesker.

         Når figuren var færdig, skulle der en trylleformular til for at give den liv. Og kræfter – ja, det fik den ifølge overtroen helt automatisk ved at suge næring fra fremstillerens kønsdele!

         Den færdige tupilak blev sat ud i en flod eller i havet, hvorefter den selv ville finde vej til fjenden.Vel ankommet ville den forårsage sygdom og død.

         Når tupilakkerne satte kursen mod fjenden, enten svømmede, kravlede eller fløj de – det sidste gjaldt især de figurer, der var forsynet med vinger.

         Fangere, der var ude med kajakken og harpunen, skulle vogte sig – især, hvis de havde fjender. En formodet sæl, der blev ramt med en harpun, kunne vise sig at være en tupilak, der med sin styrke væltede kajakken og dræbte manden.

         Det var næsten altid en åndemaner med forstand på trolddom, der fremstillede tupilakkerne. Det krævede ekspertise, da det var en både omstændelig og farlig sag at lave den slags figurer.

         Åndemaneren vidste lige, hvad der skulle bruges i det givne tilfælde, alt efter årsagen til hævnen.

         Det siges, at når man skulle samle de forskellige dele af figuren, var det vigtigt kun at bruge tommel- og lillefingeren. Hvis man rørte figuren med andre fingre, kunne man risikere, at den magiske virkning ødelagdes.

         Og så var der en stor risiko forbundet med fremstillingen af tupilakker. Var man uheldig eller undlod at følge ritualerne nøje, kunne tupilakken finde på at vende ondskaben mod skaberen.

         Modtageren kunne også selv være i besiddelse af en endnu mere magtfuld tupilak, som fik tupilakken til at vende om og lade magien gå ud over afsenderen.

         Modeller af den ægte vare

         De ældste tupilakker, skabt af dele fra dyr og mennesker, har man ikke fundet nogle af. Men at de har eksisteret, ved man fra både mundtlige og skriftlige kilder.

         Det er på Østgrønland, hvor inuitterne har levet i fred med deres magi, uden indtrængen fra omverdenen, at tupilak-kulturen har fået lov at blomstre.

         Først i 1884 kom danskerne til Østgrønland, hvor de ti år senere oprettede en handelsstation.

         Nysgerrigt spurgte danskerne, hvad en tupilak dog var for noget. For at vise dem det begyndte inuitterne at udskære tupilakkerne i træ og i øreknogler fra sæler.

         Der findes kun ganske få af de gamle tupilakker af træ, og de er stort set alle sammen endt på museum.

         Man kan være heldig at finde en tupilak af øreknogle. Men de er sjældne og selvsagt meget små – nogle af dem endda mindre end en negl! Men utroligt fint udskårne.

         Netop på Østgrønland fandtes der mange dygtige kunsthåndværkere, der snart begyndte at fremstille de små uhyrer i større antal både til sig selv og til de fremmede som souvenir. Der var nemlig stor afsætning af de spændende figurer. Og jo mere groteske tupilakkerne så ud, desto bedre.

         Snart begyndte inuitterne at lave figurerne i et langt mere holdbart materiale, nemlig af tænderne fra kaskelothvalen. Og det er frem for alt disse tupilakker, man finder i antikvitetsbutikkerne i dag.

         Ligesom de første tupilakker indeholdt materiale fra både dyr og mennesker, har de udskårne figurer som regel menneskehoved og dyrekrop. Det frygtindgydende er heller ikke gået tabt. Figurerne viser ofte tænder – et tegn på deres styrke – har udspilede øjne og skeletagtige kroppe.

         Produktionen af denne type tupilakker, der udelukkende blev skabt med eksport for øje, begyndte i slutningen af 1940’rne og fortsatte indtil 1972, hvor det blev forbudt at jage hvalerne. Siden hen er der lavet store mængder moderne tupilakker af rensdyrgevir.

         Selv om man ikke er kender, kan man sagtens se forskel. Tupilakker af kaskelottand har en varm, lys farve og er fint udskårne kunstværker med masser af detaljer. Man kan som regel også kende dem på den let buede form, der spidser til foroven, som om figuren har nissehue på. Tupilakken følger simpelt hen hvaltandens buede linjer. Størrelsen på tupilakkerne varierer fra cirka 5 cm til 12 cm alt efter, hvor stor tanden har været. Øjnene er som regel sorte og består ofte af noget så uædelt som små afklippede stykker fra tænderne på sorte plastickamme.

         Nyere tupilakker af rensdyrgevir går lige op og ned, er grovere i udskæringen og har grålige partier. De ligger kvalitetsmæssigt langt fra de fine gamle udgaver i kaskelottand.

         Tips

         
            	
Et godt råd til storrygerne: Sæt tupilakken bag glas. Ligesom alt andet tandmateriale er kaskelottand overfølsom over for tobaksrøg. Figurerne suger til sig og får med tiden en grim, gullig farve.


               	
Er skaden sket, og figuren blevet gul, må man endelig ikke tørre den af i klorin for at få den hvid igen – så falder den simpelt hen fra hinanden. Det kan derimod hjælpe at stille tupilakken på så solrigt et sted som muligt i et halvt års tid.


               	
En tupilak af kaskelottand kan godt tørre ud og blive mat og død i overfladen. Smør den med lidt uparfumeret vaseline, eller vask den i en svag opløsning af vand og gammeldags brun sæbe – det gør underværker.


               	
Priserne på de gamle tupilakker af kaskelottand fra 1950 til 1972 ligger på mellem kr. 1.500 til kr. 5.000, afhængig af størrelse og kvalitet.


            


      
   


   
      
         
            Russiske ikoner

         

         I dag er ordet ikon uløseligt forbundet med computer-skærmens små digitale figurer.

         Men i antikviteternes verden er ikoner gengivelser af helgener og bibelske fortællinger, hovedsagelig fremstillet i Rusland, hvor de har haft deres faste plads ikke kun i kirker og klostre, men også i privathjem. Fra 989, hvor kristendommen blev indført og til revolutionen i 1917, var det helt almindeligt at have en eller flere ikoner i sit hjem. Her fungerede de som familiealtre. Og spædbørn fik ofte en beskyttelsesikon i dåbsgave, der fulgte dem livet igennem.

         Et stort antal af de gamle ikoner er bevaret i dag, da de er gået i arv fra generation til generation.

         De hellige billeder er oftest malet på træ. Men også elfenben, metal og skind er blevet anvendt som materiale.

         Oprindelig var det munkene i de russiske klostre, der havde til opgave at male ikoner. Fremstillingen blev betragtet som en hellig akt. Før ikonmaleren greb penslen, fastede og bad han et par dage i træk.

         Trods alle strabadserne var det kun sjældent, at en ikonmaler tog æren for sit værk ved at male sit navn på ikonen. Han blev nemlig blot betragtet som et redskab. Man var overbevist om, at det var den almægtige Gud selv, der førte penslen gennem maleren og dermed var ophavsmand til ikonen.

         Farverne, der blev anvendt til ikonerne, var temperafarver, jordfarver med æggeblommer som bindemiddel. Og det er blandt andet æggeblommerne, der er årsag til den varme glød, som ikonerne har. Det hændte, at man blandede lidt knust relikvie – knogler fra en helgen – i malingen. Det ville give ikonen ekstra styrke, mente man.

         Når sidste penselstrøg var lagt på værket, blev det forsynet med et lag fernis.

         De hellige billeder omfatter en række forskellige typer. Der findes ikoner, der består af et enkelt træpanel samt foldeikoner af flere paneler. Og så er der de såkaldte rizaer, hvor den bemalede overflade i større eller mindre udstrækning er dækket af metal. Det kan dreje sig om en enkel ramme eller om en hel plade, der dækker alt bortset fra figurernes ansigter og hænder.

         Gudsmoder med de tre hænder

         Ikonerne omfatter et utal af motiver inden for hovedtemaerne Madonna, Kristus, engle og helgenen

         Nogle ikoner viser et enkelt motiv, mens andre er rene tegneserier over fortællingerne fra Bibelen.

         Ofte er motiverne tillagt en eller anden helt speciel betydning. En ikon, der fx viser Johannes Døberen, der får hugget hovedet af, eller blot det afhuggede hoved, siges ifølge russisk overlevering at kunne helbrede migræne!

         Jomfru Maria, eller som hun bliver kaldt i Rusland, Gudsmoder, er et af de mest yndede motiver. Og hun er afbildet på flere hundrede forskellige måder. Hver eneste type gengivelse har sin særlige betegnelse.

         Der er fx Troerutjitsa, Gudsmoderen med de tre hænder. Historien fortæller, at Johannes Damasceneren, der på grund af en falsk anklage havde fået hugget den ene hånd af, bad foran en ikon med Gudsmoder. Da han vågnede om morgenen, havde han på mirakuløs vis fået sin afhuggede hånd tilbage – ligesom en gren på et træ var den vokset ud igen. Johannes takkede Gudsmoderen ved at give ikonen en votivgave: En hånd af sølv. Næste dag havde Gudsmoderen pludselig tre hænder! Og det har hun haft lige siden på alle de Troerutjitsaer, der er fremstillet. Hånden kan være af sølv eller blot være malet på.

         Fælles for stort set samtlige fremstillinger af Gudsmoder er de tre stjerner, der henholdsvis er placeret på hendes to skuldre samt midt for på hendes hovedbeklædning. Stjernerne er symboler for den renhed, hun altid har været i besiddelse af, så vel før som under og efter Jesu fødsel.

         Og så har den gode gamle julemand også fået en plads i ikonmaleriet. Altså ikke som vi kender ham i dag med rødt nissekostume, men som den helgen, Sankt Nikolaus, som han oprindelig var.

         På ikonerne ser man ham både portrætteret i al sin enkelhed og i scener, der fortæller de mange historier fra hans liv.

         Uanset, hvad ikonerne forestiller, er motiverne altid stiliserede. De skulle jo gengive en ikke jordisk verden, og netop derfor stræbte malerne heller ikke efter et naturalistisk billedsprog.

         Det er svært – og for lægfolk næsten umuligt – ud fra malemåden, at sige noget om, hvor gammel en ikon er. Den har nemlig stort set ikke ændret sig siden 1200-tallet. Der har altid været nøje regler for, hvordan de enkelte motiver skulle males.

         Men der findes til gengæld en række forskellige skoler, opkaldt efter de egne i Rusland, hvor de opstod. Næsten hver skole har sine kendetegn, når det gælder ikonmaleriet. Hos nogle skoler er helgenernes ansigter fx runde, hos andre ovale. Og Novgorod-skolen, der virkede i 1000-tallet og er en af de mest kendte, anvendte fx lidt lysere farver, end mange af de andre skoler.

         Flere af skolerne har også deres specielle favoritmotiver, som de er blevet kendte for.

         Køb, før det er for sent

         Med Sovjets opløsning er det blevet muligt at få fat i de gamle russiske ikoner herhjemme. I løbet af de sidste ti år er de dukket op hist og pist i de danske antikvitets-forretninger. Enkelte handlende har endog specialiseret sig i de hellige billeder.

         Ikonerne byder så afgjort på chancen for at erhverve sig stor kunst til små penge. Men det er klogt at købe nu, før priserne tager himmelflugt.

         I mange år har russerne kun villet have nye ikoner. Men nu har de atter fået øjnene op for de gamle klenodier og er begyndt at købe dem tilbage.

         Jo sværere, det bliver for antikvitetshandlerne at få fat i de gamle ikoner, desto højere vil priserne blive.

         Tips

         
            	
Gå i en stor bue uden om ikoner, der stråler som glansbilleder. De er som regel af nyere dato og består i værste fald af et farvetryk på papir, der er limet på træpanelet.


               	
Man kan ofte afsløre en ny ikon ved at vende billedet om. Forsiden kan være behandlet, så ikonen ser gammel ud, men på bagsiden vil man som regel kunne se, at der er tale om nyt træ.


               	
Hvis man køber en riza, er det en god idé at bede den handlende om at pille metalpladen af, så man kan se, hvad der skjuler sig nedenunder. Er man uheldig består “ikonen” af et pålimet farvetryk, der kun viser hoved og hænder.


               	
En 1800-tals ikon kan i dag erhverves for mellem kr. 3.000 og 20.000 afhængig af motiv og størrelse. I løbet af ca. fem år vil prisen sandsynligvis være fordoblet.


               	
Køb ikonerne hos handlende, der er villige til at udstede garantibevis for alder m.m.


            


      
   


   
      
         
            Kongeligt musselmalet

         

         En vinteraften i året 1772 lød der høje jubelråb fra en lille lejlighed i København.

         Her havde apoteker Frantz Heinrich Muller sammen med nogle venner, der var murere og malere, udført en række eksperimenter. Målet var at finde frem til den nøjagtige opskrift på ægte porcelæn.

         Nu, efter flere års mislykkede forsøg, var det endelig lykkedes. Det første stykke porcelæn, fremstillet på dansk jord, var et stokkehåndtag – mere kunne det ikke blive til i apotekerens lille hjemmeovn.

         I Kina og Japan havde man kunnet fremstille det ægte porcelæn med den hårde hvide skærv i århundreder. Siden 1500-tallet havde handelen med Det Fjerne Østen bragt store mængder af porcelænet til Europa, hvor konger og rigmænd samlede på det og betalte i dyre domme for tallerkener, skåle og vaser.

         Intet var derfor mere attråværdigt for europæerne end selv at finde frem til hemmeligheden bag “det hvide guld”, som det spændende keramiske produkt blev kaldt.

         I 1709, i Dresden, lykkedes det for August den Stærke – eller rettere for alkymisten Johann Friedrich Böttger, der var i kurfyrstens tjeneste. Kort tid efter åbnede August den Stærke Europas første porcelænsfabrik i Meissen. Andre europæiske fabrikker fulgte i kølvandet. Og nu kom turen til Danmark.

         Frantz Heinrich Muller skyndte sig at sende sit stokkehåndtag ind til officiel godkendelse. Det blev nøje undersøgt og udsat for alt lige fra kogende vand til gennemlysning. Det lille porcelænshåndtag bestod samtlige prøver.

         I 1775 åbnedes Den kongelige Porcelainsfabrik med Frantz Heinrich Muller som teknisk leder.

         Blåt som i Kina

         Netop det blåtmønstrede porcelæn fra Kina var utrolig populært i Europa. Historien fortæller, at en excentrisk engelsk adelsmand, der havde hvide kreaturer på sit landsted, var så begejstret for det kinesiske porcelæn, at han lod samtlige dyr male med blå maling à la kinesisk porcelænsmønster!

         Med den begejstring var det oplagt, at de første stel, der så dagens lys på Den kongelige Porcelainsfabrik, skulle være dekoreret udelukkende i blåt. Desuden var det en billig form for dekoration. Og det var værd at tage med, da man netop satsede på et bredt publikum. Den blå koboltfarve, som man anvendte, var dengang den eneste farve, der kunne tåle en temperatur på 1400 grader. Og det var netop, hvad der krævedes for at kunne forvandle leret til porcelæn. Man kunne derfor nøjes med en enkelt brænding af den bemalede og glaserede genstand. Denne underglasurmaling, som det jo var, krævede mindre brænde og var derfor billigere.

         Det musselmalede, som netop er fremstillet på denne måde, var Den kongelige Porcelainsfabriks allerførste stel.

         Stellet blev snart populært hos det gode borgerskab og har af samme årsag fået tilnavnet “borgerstellet”.

         De ældste genstande fra 1700-tallet kan man kende på den lidt grålige skærv. Selv om man stræbte efter at fremstille snehvidt porcelæn, krævede det stadigvæk en del eksperimenter, før teknikken var fuldt udviklet. Det var heller ikke altid lige let at få fat i den fine kaolin – en lerart, der er et “must”, hvis man ønsker at fremstille hvidt porcelæn. Dekorationen er heller ikke altid helt vellykket – men øvelse gør jo som bekendt mester. Og øvelse har porcelænsmalerne gennem tiderne haft rig lejlighed til at få. Til blot en enkelt musselmalet middagstallerken skal der laves hele 1197 små sirlige penselstrøg!

         Fremstillet på mange fabrikker

         Musselmønstret er slet ikke en dansk opfindelse. Den kongelige Porcelainsfabrik “huggede” det fra fabrikken i Meissen, hvor det blev anvendt første gang omkring år 1740.

         Navnet musselmalet kommer efter sigende fra Muschel – det tyske ord for musling – og hentyder til den riflede overflade à la en muslingeskal, som ses på tidlige dele af stellet.

         Oprindelig har mønstrets stiliserede krysantemum – ligesom den blå farve – dog rødder i Kina.

         Musselmønstret har gennem tiderne bredt sig på alt lige fra tallerkener til tekopper. Og fra 1885, da arkitekten Arnold Krog blev kunstnerisk leder af Den kongelige Porcelainsfabrik, fik det for alvor lov til at brede sig. Han udviklede adskillige nye dele til stellet samt hel- og halvblonde udgaver.

         Arnold Krog gjorde det danske musselmalede porcelæn så berømt i hele Europa, at det fra da af blev regnet for et rent dansk produkt – også selv om det blev fremstillet i mange andre lande. Foruden en række porcelænsfabrikker i Tyskland, Frankrig, Holland og England er mønstret ligeledes blevet taget op af flere danske fajancefabrikker – blandt andet Aluminia. Også Bing & Grøndahl fremstillede musselmalet porcelæn efter fabrikkens åbning i 1853.

         Dog kan man altid kende det musselmalede porcelæn fra Den kongelige Porcelainsfabrik på de tre bølgestriber i bunden af hver eneste genstand samt et ettal, også malet i blåt, der henviser til, at dette stel var det første, fabrikken satte i produktion.

         Tips

         
            	
Det er også muligt at finde musselmalet porcelæn i rødt og grønt – en specialitet fra 1880’erne.


               	
Jo tyndere skærven er på det musselmalede fra Den kongelige Porcelainsfabrik, jo ældre er det. Det er netop det, der er charmen ved de gamle eksemplarer af stellet. I dag er skærven noget tykkere.


               	
Hvis man samler på musselmalet og falder over dele af stellet på et marked eller i en antikvitetsforretning, så husk at tjekke mærket i bunden. Der er forskel i bemalingen fra fabrik til fabrik, og man risikerer let at gå galt i byen, hvis man ikke lige har noget ved hånden at sammenligne med.


               	
Stemplet i bunden af genstandene med de tre bølgelinjer symboliserer henholdsvis Øresund, Storebælt og Lillebælt. Stemplets udformning gennem tiderne er en god rettesnor for datering af genstandene.


               	
Man skal ikke regne med at kunne dække op til tolv med musselmalet fra 1700-tallets slutning. Det musselmalede porcelæn, man finder i handelen, er som regel fra 1800-tallets slutning eller senere.


               	
• Priserne varierer alt efter stand og i visse tilfælde alder. En middagstallerken fra omkring år 1900 kan erhverves for ca. kr. 475, mens et eksemplar af den sjældne kandelaber fra ca. 1930 let sniger sig op omkring kr. 60.000.


            


      
   


            Japanske træsnit

         
“ ...leve kun i nuet, vende vor fulde opmærksomhed mod Månens, sneens, kirsebærblomsternes og ahornbladenes glæder, synge sange, drikke sake, underholde os selv ved kun at flyde, flyde – uden at tage os det ringeste af fattigdommen, som kommer os i møde, nægte at blive modløse som et græskar, der flyder langs den løbende flod: Dette er, hvad vi kalder Den Flydende Verden.”
De poetiske ord er skrevet af den japanske forfatter Asai Ryoi i 1661 i hans “Ukiyo Monogatari” – Fortællinger fra den flydende verden. Og de knytter sig til den nye rige handelsstand, der førte sig frem i 1600-tallets Edo, det nuværende Tokyo.
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